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El presente trabajo de investigación propone una metodología de enseñanza de la asignatura de 
Cultura Estética en la educación primaria y secundaria, a partir de la vivencia en primera persona 
del autor, en calidad de docente de arte por más de veinte años. Para llegar a la metodología de 
enseñanza se parte de un análisis de los conceptos de “forma”, “imagen”, “creatividad” a lo largo 
de la historia del arte, con el objetivo de comprender la evolución de los mismos en la cultura 
occidental, desde la Prehistoria hasta nuestros días. A partir de la investigación de campo se 
estudian las necesidades formativas de los dicentes y se realiza una propuesta de método de 
enseñanza-aprendizaje basada en problemas. La aproximación al arte implica descubrir nuevas 
estrategias de aprendizaje que motiven la creatividad, para ello es adecuado estimular el área del 
cerebro que activa la sensibilidad como instrumento fundamental. De esta manera el sistema 
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“The use of image and form as contributions to the development of creativity in students of 
basic education” 
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This research work proposes a teaching methodology for Esthetic Culture in primary and 
secondary education, based on the author’s first-person experiences as an art teacher for more 
than twenty years. In order to get to the teaching methodology, this study starts from an analysis 
of the concepts of “form”, “image” and “creativity” throughout the history of art, with the goal of 
understanding their evolution in western culture from pre-historic to present days. Teachers’ 
formation needs are studied based on field research, and a problem-based teaching/learning 
methodology is proposed. The approach to art implies discovering new learning strategies that 
motivate creativity, for which it is important to stimulate the area in the brain that activates 
sensitivity as a fundamental instrument. In this way, the educational system will form students 













La presente investigación tiene como propósito construir una aproximación hacia la realidad del 
proceso de enseñanza-aprendizaje que pone en relación estudiantes con profesores. Este proceso 
está permeado por desarrollar un aprendizaje abstracto cuya condición es el alejamiento de los 
estudiantes de la realidad concreta; sin lugar a dudas, es indispensable en el ser humano 
desarrollar las dinámicas abstractas de la mente, pero además de aquellas es necesario tomar en 
consideración la parte de la creatividad como potenciadora de las dinámicas de enseñanza-
aprendizaje en la educación básica y secundaria.  
La creatividad propicia la aproximación del ser humano hacia lo concreto y motiva, de este 
modo, el hacer. En el hacer intervienen tanto la mente, los sentidos y las manos como 
instrumentos de conocimiento.  
En la reforma curricular vigente en el Ecuador se auspicia la asignatura de Cultura Estética, la 
misma que tiene como finalidad la capacitación, el conocimiento, el análisis y la síntesis de 
habilidades y destrezas que generan procesos creativos propios de disciplinas como la pintura, la 
cerámica, la imagen digital y el grafiti.  
Los materiales y las técnicas en las artes plásticas enfrentan al estudiante con un trabajo práctico 
cuyos productos finales serán obras artísticas hechas “con sus propias manos” y con su propia 
creatividad. De este modo la asignatura de Cultura Estética es importante dentro del currículo en 
tanto habilita positivamente la parte creativa y sensible del cerebro.  
Para lograr cumplir los objetivos de esta investigación se abordarán temas como:  
En el primer capítulo se presenta el planteamiento de la problemática y se fijan los objetivos 





Una contextualización del proceso de enseñanza-aprendizaje vivida desde la primera persona 
del autor de esta investigación, en vista de su experiencia de más de veinte años en la docencia 
artística, esta contextualización permitirá al lector de este trabajo teórico, entender el proceso de 
cambios que ha vivido la enseñanza del arte en los dos últimos decenios, en el contexto 
Ecuatoriano.  
En el segundo capítulo se realiza un enfoque teórico de los conceptos y teorías relacionadas con 
la creatividad: la imagen y la forma, como elementos fundamentales de la representación 
artística, así como una descripción panorámica de la imagen y de la forma a lo largo de la 
historia del arte: desde la Prehistoria, Grecia, Roma, Egipto, Edad Media, Renacimiento, 
Barroco, Siglo XIX y XX hasta la Contemporaneidad, por medio del análisis de los 
movimientos, obras y artistas más importantes.  
En el tercer capítulo se aborda, de modo teórico, el proceso de enseñanza-aprendizaje del arte, 
enfocando  la relación entre los educandos y los docentes, mediados por la creatividad: ¿Qué es 
la creatividad?, ¿Cómo influye la creatividad en el proceso de enseñanza-aprendizaje?, ¿Qué se 
espera de un estudiante creativo? ¿Cuál es la actitud que un docente debe mantener como 
facilitador en el desarrollo de la creatividad de sus educandos? Preguntas que serán respondidas 
a lo largo de este capítulo.  
El cuarto capítulo muestra el caso concreto de la  asignatura Cultura Estética en el Instituto de 
formación Marie Clarac. Se presenta el diseño de un programa de estudio en el que se pone de 
manifiesto el planteamiento de los objetivos, los contenidos, las metodologías, las destrezas, las 
habilidades y las limitaciones que se dan dentro de un aula de clase.  
El quinto capítulo, de manera sintética presenta las conclusiones y recomendaciones que esta 
investigación propone, tanto desde el punto de vista teórico como práctico, estas 
recomendaciones son aplicables en la asignatura impartida por el autor de la tesis en el Instituto 
Marie Clarac y son el resultado de una investigación teórica y práctica de más de veinte años en 















1.1. Planteamiento del problema 
 
La creatividad es fuente activa del desarrollo humano.  Desde el nacimiento, el ser 
humano se caracteriza por ser un investigador del mundo que le rodea.  Para lograr el 
desarrollo de las capacidades físicas y mentales, las personas despliegan estrategias que 
apelan al factor “creatividad”.   
Existen estudios interesantes sobre el tema del desarrollo de la creatividad; para 
muchos, la creatividad es una capacidad innata de los seres humanos, en contraposición, 
hay teorías que consideran que no todos los seres humanos son “aptos” para generar 
novedad creativa.  De estas discusiones, es posible extraer que la creatividad –innata, o 
no- debe desarrollarse y para lograr que la creatividad alcance logros positivos debe ir 
de la mano de una pedagogía apropiada que, lejos de reprimir al individuo, le estimule 
para que éste pueda impulsar sus propios procesos creativos. 
La creatividad es común a casi todas las actividades humanas, entre ellas, la actividad 





una persona con capacidades sensitivas, sensibles y racionales que plasma en una obra 
artística todo el potencial de la creatividad humana.     
Todo ser humano es sujeto de aprendizajes, ello implica que durante toda la vida las 
personas están dedicadas a “aprehender”.  De esto, se desprende la interrogante de si 
posible conectar la actividad artística con alguna propuesta pedagógica en particular, 
tomando en consideración que “hacer arte” debe ser una tarea irrestricta pero que 
amerita una guía entre los maestros y sus discípulos.  
Por generaciones, los seres humanos aprenden estrategias que les permitan generar 
cosas para sobrevivir.  Estas estrategias son posibles por el desarrollo creativo que lleva 
a los humanos a consolidarse como constructores por excelencia.   
Se puede destacar la obra artística como una construcción humana que motiva la 
curiosidad de las personas por la apropiación de imágenes y formas diversas que los 




1.2.1. Objetivo general 
Demostrar cómo la utilización de la “imagen “y la “forma” aportan al desarrollo de la 
creatividad de los niños de educación básica 
 
1.2.2. Objetivos específicos 
1. Establecer los ámbitos de construcción de la imagen y de la forma como 
elementos de visualización y creación en los infantes. 
2. Demostrar cómo a través de la imagen se desarrollan habilidades y destrezas 
psicomotoras en los estudiantes de educación básica. 
3. Describir el proceso de enseñanza- aprendizaje al utilizar la “imagen” y la 







El proceso de enseñanza-aprendizaje que se utiliza en el sistema de educación, lleva a 
que los estudiantes interioricen un modo cuasi autómata de comportamiento.  El 
aprendizaje, de este modo, se convierte -en los niños y jóvenes- en un enemigo que, 
lejos de motivarlos en el largo camino del aprehender, los aleja de éste por mostrarse 
como un proceso agresivo y poco o nada creativo. 
Esta pequeña investigación propone indagar sobre nuevos recursos y usos, dentro del 
proceso de enseñanza-aprendizaje, en el que los infantes sientan de modo efectivo que 
son importantes los productos que generan a lo largo de su educación.  Con esto se 
busca “des-automatizar” las estrategias pedagógicas que son usadas, sobre todo en el 
campo de las ciencias conocidas como “duras”. 
En mi experiencia como artista-docente me he visto enfrentado a situaciones en las que 
los estudiantes demuestran su poco interés respecto del aprendizaje.  Por ello, mi 
motivación principal es demostrar que, por medio de la asignatura de educación estética, 
se puede proponer metodologías que, sin perder comunicación con las metodologías que 
impulsa el sistema académico, organicen modos de aprehender novedosos que 
dinamicen la relación profesor-estudiante dentro del proceso de enseñanza-aprendizaje 



















TEORÍAS Y CONCEPTOS 
2.1.LA IMAGEN 
 
El término “imagen” es complejo, tiene su origen en el latín imago y fue usado desde la 
Antigüedad para describir el fenómeno de representación visual logrado a través de la expresión 
artística, que “re-crea” la realidad objetiva: seres vivos, objetos, seres humanos, paisajes. En la 
actualidad la imagen puede ser alcanzada por medio de la representación mecánica o digital, tal 
es el caso de la fotografía o la cinematografía, el diseño y demás medios de expresión.  
Sin embargo, se hace necesaria la aclaración de que no es indispensable para la existencia de la 
imagen de que ésta sea visual, ya que la imagen puede estar también relacionada a los 
fenómenos cerebrales y perceptivos de la mente, pudiendo hablarse de imágenes sonoras, 
imágenes mentales, imágenes táctiles, imágenes sinestésicas, imágenes abstractas. Esta idea 
relaciona la imagen con los fenómenos sensoriales y perceptivos. La imagen está relacionada, 





La imagen artística, es entonces, la re-presentación figurativa o no, de los fenómenos de la 
realidad o de la mente humana, por medio de recursos plásticos. Sin embargo, es necesario 
señalar que a lo largo de la historia, los modos en los que cada cultura, en cada tiempo, ha 
asumido esta representación del mundo visible  han ido cambiando, por lo que el concepto de 
imagen también está vinculado a los aspectos culturales de la humanidad. No es lo mismo la 
imagen en el Antiguo Egipto que la imagen en el Arte Conceptual contemporáneo. Este tema 
apasionante es uno de los aspectos más estudiados por los teóricos,  los historiadores de arte, los 
semiólogos y los filósofos del arte. El artista es el encargado de “inventar” y re-inventar la 




La forma es la expresión física de cada cosa, es la identidad que, por medio de materia,  
dimensiones, color, textura, líneas, confiere el aspecto que distingue un objeto de otro, una cosa 
de otra, un ser de otro. La forma es la identidad de los fenómenos y por medio de ella, a través 
de los sentidos (ya que la forma está relacionada con la percepción sensorial) podemos obtener 
información tanto de los objetos y los seres, como del entorno.  
En la contemporaneidad, la forma también puede ser virtual, ya que los nuevos medios de 
expresión informáticos y electrónicos nos han introducido en dimensiones que recrean la forma, 
pero de un modo paralelo al “real”. Este fenómeno complejo de la virtualidad permite aumentar 
las posibilidades de comprensión de la forma como un hecho perceptivo.  
La forma tiene características, en lo referente a su plasticidad,  puede ser dividida en 
bidimensionalidad (altura y anchura: planos en el espacio), como tridimensionalidad (alto, 
ancho y profundidad: volúmenes en el espacio). La representación pictórica o digital es 
bidimensional, mientras que un ser humano o una escultura son tridimensionales.  
Cuando se enfoca la forma “pictórica” también se puede hablar de formas lineales o formas 
obtenidas por medio del color con pinceladas,  se puede hablar de formas figurativas, que son 
las que imitan las formas de la realidad objetiva, así como aquellas abstractas, que 






La “forma” ha sido un aspecto protagónico en la investigación artística, y en muchos momentos 
de la Historia  ha sido el “tema” de la obra de arte: la representación de la forma imitativa en el 
arte rupestre;  la forma humana como concepto en el arte egipcio o mesopotámico;  la forma 
como mímesis en el arte griego; la forma como expresión de la realidad en el arte romano; la 
forma como expresión teológico-simbólica en el arte medieval; la forma como espejo de la 
realidad tridimensional en el arte renacentista; la forma como instrumento de la acción 
dramática en el Barroco; la forma como expresión de hedonismo en el Rococó; la forma como 
como expresión de conceptos filosóficos en el Neoclasicismo; la forma como expresión del 
fenómeno de percepción visual en el Impresionismo; la forma como instrumento de expresión 
del yo en el Post Impresionismo; la forma como instrumento de reflexión sobre la forma en el 
arte de Vanguardia de principios de siglo XX.  
En la contemporaneidad, la experimentación con la forma es tema central del debate del arte, en 
vista de que el lenguaje artístico ha adquirido una mayor libertad en el manejo de recursos, 
materiales, y elementos formales, lo que se confirma en las experimentaciones del Arte 
Conceptual, en el Minimalismo, el Arte Povera, el Performance, el Body Art, el Land Art o el 
Arte Digital.  
La forma misma es cuestionada, se habla de “formas puras”, se habla de Hiperrealismo, se habla 
de forma digital, se habla del cuerpo como forma en sí mismo, se habla del paisaje como forma, 
se habla de la forma grotesca, de la forma como fantasmagoría, de la forma como engaño, en el 
caso de la publicidad.  
La “forma” artística en la contemporaneidad puede ser también una forma intangible, temporal 
o efímera, una forma virtual lograda ya no por los recursos clásicos (pinceles, lápices, óleos, 
maderas, mármoles), sino re-creada por medio de algoritmos informáticos, de luz, de sonidos, 
de movimientos irrepetibles por el cuerpo mismo del artista: acciones, momentos, eventos, 
procesos individualmente o colectivamente producidos.  
En este sentido, la forma artística es un terreno de experimentación y análisis inagotable para el 






2.3.LA IMAGEN COMO MEDIO DE EXPRESIÓN  
 
La imagen como medio de expresión artística existe desde que el hombre toma conciencia de su 
paso por el mundo, puede decirse que la imagen artística es consustancial a la conciencia 
humana. En esa medida, el hombre se ha sentido irrefrenablemente atraído por la “re-
presentación”, ya que la imagen, a través de la forma, se convierten en lenguaje, este lenguaje 
permite al hombre expresar sus ideas, sus miedos, sus creencias, sus sentimientos, sus ideales. 
Esto, evidentemente, es imposible de lograrse sin la aplicación de ese otro elemento 
indispensable para la creación que es la “imaginación”.  
La “imaginación” es aquella facultad del hombre para proyectar sus ideas (imágenes mentales) 
por medio de un procedimiento creativo, en el que entran en juego las posibilidades y no las 
realidades, pudiendo, por lo tanto, liberarse del posible “peso” de la realidad. De esa manera el 
procedimiento imaginativo es ilimitado. La imaginación puede ser utilizada en  el pensamiento  
filosófico o científico, pero también es uno de los elementos constitutivos más importantes en el 
proceso de creación artística. La imaginación es innata al ser humano, y es consustancial a su 
existencia, pero, ciertamente, la imaginación puede tratarse como una metodología de 
pensamiento y acción que puede ser cultivada, desarrollada y potenciada mediante ejercitación 
constante. En la contemporaneidad ha sido estudiada científicamente por la neurociencia, que ha 
sido capaz de identificar los aspectos psicológicos y fisiológicos del cerebro humano,  
relacionados con el proceso imaginativo.  
Sin embargo, cabe acotar que si bien todos los seres humanos tienen una potencialidad 
imaginativa, no todos los seres humanos están en capacidad de llevar a la “práctica” lo que 
imaginan, por lo que no todo ser imaginativo es necesariamente creativo. La diferencia radica, 
precisamente, en la capacidad de materialización de la idea.  
Por este motivo, la “imaginación” como instrumento potenciador de las capacidades creativas 
en la educación puede convertirse en una importante metodología para el aprendizaje, en modo 
especial en la educación infantil primaria, ya que puede ser utilizada como método de 
descubrimiento, como recurso para la memoria, como estímulo lúdico o como forma de 
autoconocimiento por parte del infante. Ahí radica la importancia de la educación estética en la 
formación académica y es ahí donde entra en juego la metodología de trabajo del docente 
especializado en arte, quien, en primera persona conoce cómo desde la imaginación se llega a la 





Sin embargo, en las condiciones de la sociedad contemporánea y en la práctica de la docencia, 
el profesor de educación estética se debe enfrentar a varias dificultades, como la falta de interés 
por parte de los estudiantes, al considerar de poca importancia esta parte de su formación. Esto 
puede ser revertido mediante la aplicación de una metodología de enseñanza apropiada por parte 
del docente, quien puede lograr que por medio del arte y la imaginación, el alumno potencie sus 
capacidades de reflexión y aprendizaje. En la contemporaneidad, por medio de los instrumentos 
informáticos y el arte urbano, existen dos aspectos que podrían ser de interés para el joven 
estudiante: la imagen digital y el graffiti.  
2.4. LA IMAGEN DIGITAL Y EL GRAFITI 
Analizada desde  un punto de vista socio-cultural, la presencia de la tecnología en la vida 
contemporánea puede ser vista como un recurso de alienación, ya que los medios de 
comunicación masiva, funcionales al consumismo, bombardean con imágenes la cotidianidad, 
estas imágenes pueden salir de las consideraciones éticas del buen vivir, lo que puede ser de 
preocupación para la colectividad, atenta a los cambios vertiginosos que inciden en la psicología 
de los jóvenes. Sin embargo, la tecnología puede ser también un valioso potenciador de las 
capacidades de aprendizaje y creatividad de la juventud.  
La educación debe plegarse a las necesidades de los nuevos tiempos y de las nuevas 
generaciones, y debe poder incorporar la tecnología como instrumento. En nuestros tiempos, el 
estudiante nace rodeado de tecnología, y se encuentra inmerso en un mundo donde 
prácticamente todo está digitalizado, se trata de un medio que domina perfectamente y que 
puede servir para la utilización de la imagen como medio de expresión y apoyo para la 
creatividad. Así la imagen digital, que se apoya en los recursos tecnológicos es de interés para el 
joven estudiante y no debe ser subestimada en el proceso de la enseñanza.  
El Graffiti, por otro lado, pertenece al universo de  lo urbano, nacido como un instrumento de 
irreverencia por parte de las “tribus urbanas” en los países desarrollados, fue también el 
lenguaje por excelencia de la crítica social, de la denuncia y fue la huella de una juventud que 
buscó en forma clandestina un medio de expresión que se adapte a sus necesidades de 





La esencia subversiva y clandestina del grafiti ha pasado en la contemporaneidad a un segundo 
plano, siendo adoptada incluso por la oficialidad como una forma de expresión del pensamiento 
juvenil, ha sido incluso llevado a museos y es innegable el valor histórico que ha adquirido en el 
contexto de la sociedad urbana. De esa manera, es un lenguaje de gran atractivo e interés para el 
joven estudiante, quien al identificarse con este lenguaje estético irreverente  e inmediato, lo usa 
para comunicar y comunicarse con la colectividad. Los recursos formales del graffiti también 
pueden ser aprovechados en el aprendizaje del arte y en el desarrollo de la creatividad en la 
enseñanza del mismo.  
 
2.5. BREVE HISTORIA DE LA IMAGEN Y DE LA FORMA EN EL 
ARTE 
2.5.1.EL ARTE RUPESTRE 
Es en la Prehistoria cuando se producen las primeras imágenes de la humanidad. Las dataciones 
no son precisas, pero las más aceptadas por la ciencia contemporánea las ubican hace 
aproximadamente 35.000 años. Están diseminadas por todo el mundo, en los cinco continentes 
existen huellas de estas primeras actividades de representación plástica, pero las más antiguas y 
bellas se ubican en la región Franco-Cantábrica de Europa, destacándose las cuevas de Altamira 
en España y las de Lascaux en Francia.  
El hecho de que estas imágenes se encuentren en el interior recóndito de las cuevas ha 
provocado que se les conozca como “arte rupestre” y es precisamente este aspecto el que hace 
pensar en la posible función que el hombre dio a estas creaciones. Así, los investigadores han 
llegado a la conclusión de que se trata de representaciones mágico-religiosas, ligadas a las 
intuiciones religiosas del hombre nómada y cazador quien, a expensas de la naturaleza, no 
produciendo sus alimentos, y dependiendo de la casualidad, se ve en la necesidad de apoyarse 
espiritualmente en los ritos mágicos que, en su concepción, le facilitaban la cacería de grandes 






Los artistas, probablemente los mismos shamanes, entran en contacto con los espíritus de los 
animales en el interior obscuro y misterioso de la cueva, para poder atrapar el espíritu del 
animal, ejecuta danzas, movimientos miméticos, sonidos, tal vez cantos, y finalmente pinta en la 
pared (o esculpe en hueso) la imagen de la deseada presa. Grandes mamíferos en posiciones 
estáticas, en reposo, en mansedumbre, algunos incluso heridos con flechas. De tal manera que el 
“alma” del animal pueda ser atrapada en el acto mágico de la repetición.  
La imagen prehistórica, entonces, cumple una clara función mágico-religiosa y está relacionada 
con la necesidad básica de subsistencia humana. El arte se convierte en un instrumento de la 
práctica para la supervivencia.  
La forma, por lo tanto, posee una importancia relevante: la forma de estos animales debe repetir 
lo más fiel posible el modelo. Se muestran los detalles cromáticos,  anatómicos,  que permitirían 
al artista poder conseguir su fin con mayor facilidad: mientras más parecida sea la imagen al 
modelo vivo, más eficaz será la cacería. La forma, entonces, se pone al servicio de la intención 
primaria.  
Sin embargo, se hace necesario señalar que si bien el animal es representado con la mayor 
fidelidad posible, cuando entra en escena la imagen humana, esta es representada en forma 
esquemática, no imitativa y mediante la máxima simplificación de las formas, lo que podría 
indicar que el detalle se concentra en el animal, pues es éste el que le interesa al cazador, 
mientras que el hombre es más bien tratado como un “concepto”.  
 
2.5.2.GRECIA 
En la Grecia Antigua nace la representación de la imagen que busca la “belleza”. Esta belleza 
fue concebida como un ideal de perfección, amparado por el conocimiento de la ciencia 
matemática, y sintetizado en la figura del ser humano. Grecia es la primera cultura de la 
humanidad en la que dejan de ser los dioses los protagonistas de la representación para dejar 





Ciertamente el cuerpo humano desnudo fue el principal tema de interés, entendiéndose la 
desnudez como el estado de perfección absoluta, en el que la corporeidad puede ser apreciada en 
la totalidad de su belleza: juventud y fuerza son expresiones de lo físico que permiten al hombre 
conquistar virtudes espirituales elevadas: mente sana en cuerpo sano. La práctica del deporte por 
parte de los jóvenes de las mejores familias permitió además conocer las posibilidades de un 
cuerpo trabajado culturalmente para exaltar la forma.  
Los modelos desnudos son masculinos, en plena juventud, no se representan infantes ni 
ancianos en el periodo clásico. Tampoco la figura femenina es representada desnuda durante 
varios siglos, ya que al ser una cultura patriarcal, el desnudo femenino debe haber sido visto con 
prejuicio. Esto fue contradicho por Praxíteles en el siglo IV antes de Cristo, quien se atrevió a 
representar por primera vez la desnudez total de una mujer en su “Afrodita de Cnido”.  
Al ser una civilización que otorga importancia a la autoría, también la imagen artística griega 
está vinculada a las virtudes de los grandes maestros de la pintura y la escultura, de Miron a 
Apeles, de Fidias a Praxíteles, cada uno de ellos logra conquistar un lenguaje individual por el 
que se los reconoce hasta nuestros días. Estos maestros dejarán sus nombres vinculados a la 
historia de la ciudad de Atenas, cuya política cultural es asombrosamente moderna: un público 
exigente de buena calidad, un consumo de arte, un Estado en capacidad de fomentar concursos, 
premios, y dedicar gran parte del dinero público a la realización de obras teatrales, 
arquitectónicas, pictóricas y escultóricas para beneficio “espiritual” de la colectividad.  
De esta manera, la imagen artística griega puede ser entendida como la génesis de lo que la 
cultura occidental perseguirá de ahí en adelante por medio de la forma artística: el ser humano 
como símbolo ideal de belleza y perfección, en el que la armonía, la simetría, la proporción se 
conjugan con la serenidad, la elegancia y la gracia. Todos estos conceptos heredados desde la 
Antigüedad clásica serán utilizados por el arte en Occidente a  lo largo de toda su historia. En 
esa medida, la imagen y la forma en el arte griego, son indispensables para la comprensión del 










La imagen artística en Roma es heredera directa de los afanes griegos, es heredera de la 
mímesis. Los artistas romanos de la pintura y la escultura, ya no autores célebres, como los 
griegos, sino humildes artistas esclavos tuvieron la consigna de repetir y venerar la estética de 
representación griega, siguiendo sus modelos, sus cánones, sus temas y sus recursos.  
Sin embargo, a pesar de la influencia helénica, el arte romano tuvo la capacidad de proponer un 
lenguaje propio, así la imagen romana guarda la esencia del canon griego, pero va un poco más 
allá hasta llegar al realismo. Esta innovación latina está relacionada con la personalidad cultural 
del pueblo romano, con su identidad particular, que radica en el pragmatismo. La praxis les 
convirtió en los más grandes ingenieros y arquitectos del mundo antiguo, constructores de 
puentes y acueductos, de vías y termas. Ese mismo pragmatismo permitirá que sus escultores y 
pintores, a más de dioses y héroes representen “seres humanos” en toda la potencia de su 
realidad.  
Los mayores aportes de las artes plásticas romanas fueron, precisamente, el retrato y el tema 
histórico, en los cuales el discurso mitológico idealizado pasa a un segundo plano, para 
presentarnos hombres y mujeres con nombre y apellido y eventos acontecidos en el mundo de 
los vivos. De esa manera, el arte romano nos ofrece imágenes que pretenden ser reflejo de lo 
real, en los detalles, en las expresiones, en los gestos de los personajes, ubicados en ambientes 
reales: ciudades o paisajes existentes. Este aporte habrá de ser de significativa importancia en la 
historia de la representación para la cultura occidental, y encontrará seguidores en otros 
momentos de la historia del arte, como en Renacimiento, por ejemplo.  
La temática es un reflejo de la existencia humana, el los frescos de Pompeya, por ejemplo, se 
pueden advertir escenas de vida cotidiana: esclavos trabajando, madres lactantes, escenas 
eróticas, naturalezas muertas, escenas de animales en paisajes naturales, grupos humanos en 
paisajes urbanos, representaciones arquitectónicas, y demás temáticas que anticipan aquello que 
la historia del arte denominará “pintura de género”, en las que no es la divinidad ni la 
aristocracia la protagonista, sino una clase media provinciana, que aspira a poder identificarse 
con lo que ve representado y que rinde homenaje (auto-homenaje) por medio de las pinturas 







El caso de la imagen en el arte egipcio es particularmente interesante en vista de que, por su 
antigüedad, sirvió de modelo para la representación en todo el Mediterráneo. El arte Egipcio 
guarda relación con el arte de otras civilizaciones antiguas esclavistas como las mesopotámicas 
y del Próximo Oriente, por lo que podrían, a pesar de sus diferencias y especificidades, 
entenderse como parte de una misma tendencia estética.  
Para poder entender este arte de pueblos esclavistas como el egipcio, se deben considerar las 
particularidades de una sociedad rica, teocrática y jerarquizada, en la que las castas sociales son 
insalvables y en cuya cultura incide en forma abrumadora la religiosidad, que controla todos los 
actos de los seres humanos, desde los más simples y cotidianos hasta los eventos apoteósicos 
ligados con la política, la guerra o la misma religión.   
Estos hechos vinculan a la imagen artística fundamentalmente a dos ámbitos: el mundo de lo 
religioso, ya sea para glorificar a los dioses o ya sea en lo referente al culto funerario, por su 
creencia en la transmigración de las almas; y por otro lado, al mundo de lo cortesano ya que los 
faraones eran seres divinizados que se mostraban en intimidad en las representaciones idílicas 
de una vida perfecta en el más allá.  
Por estos aspectos, la imagen en el arte egipcio obedece a estrictas leyes que reproducen en 
forma simbólica el imaginario de la sociedad: dimensiones jerárquicas, hieratismo, 
esquematismo, simplificación de la figura humana, convencionalización de los colores, las 
posiciones, la anatomía y la representación del espacio. Así,  por ejemplo, una imagen pictórica 
egipcia se debe “leer en forma vertical” ya que las secuencias horizontales de la parte superior 
deben ser entendidas como las más lejanas, mientras que las de la parte inferior son las más 
cercanas al espectador;  los personajes de mayor jerarquía son representados a escala mayor que 
aquellos de menor jerarquía (incluso si pertenecen a la misma familia o clase social); la figura 
humana es representada en modo convencional: rostro de perfil, ojo de frente, torso de frente, 
piernas de perfil, etc. Lo que indica que la imagen no obedecía a una representación imitativa de 
la realidad, sino a una profunda conceptualización que, mediante lo simbólico, traslucía el 







2.5.5 ARTE MEDIEVAL 
 
La imagen artística en la Edad Media cumple específicas funciones comunicacionales, en 
relación  al sistema económico-social y político del Feudalismo. Este factor debe sumarse al 
aspecto cultural determinante en Occidente desde el fin del Imperio Romano: el triunfo de la 
Religión Cristiana, su expansión y su difusión en el continente Europeo.  
Para analizar las características de la cultura estética medieval se hace necesario entender la 
existencia de una notoria ruptura programática por parte de laIglesia, como institución, con el 
objetivo de erradicar el pensamiento antiguo, las religiones antiguas y todo recuerdo de aquello 
que fuere identificable con el “paganismo”, que, por consecuencia, fue demonizado. Se inicia, 
por lo tanto, un proceso de construcción de una nueva identidad internacional, 
homogeneizadora, en toda Europa, a partir de los textos teológicos de los filósofos y pensadores 
del nuevo paradigma religioso: los padres de la Iglesia, quienes se encargaran de construir una  
cultura teocéntrica y teocrática, fundamentada en la estructura del clero. En ese sentido, el 
paradigma cultural medieval es opuesto al de la Antigüedad Clásica, que estaba fundamentado 
en el humanismo y en la razón como bases de su sistema de pensamiento.  
La imagen artística medieval, por lo tanto, debe ceñirse a un estricto programa cuyo objetivo es 
fundamentalmente didáctico, pues las formas arquitectónicas, la escultura, y la pintura (así 
como todas las otras artes) en su sentido más estricto, sirven, fundamentalmente para enseñar. 
De esa manera, los artistas son los mismos monjes en los monasterios, quienes, conocedores de 
la iconografía religiosa, y de la teología, son los únicos que, mediante la forma plástica, pueden 
comunicar los mensajes sin riesgo de equivocación. Por ello se trata de un arte anónimo, 
destinado a glorificar a Dios.  
El arte medieval, por lo tanto, es un arte erudito, realizado por eruditos, pero dirigido a las 
grandes masas de campesinos empobrecidos, hambreados y analfabetos, quienes, sumidos en la 
ignorancia, el temor, la inseguridad, se amparan en la religión dócil y a-críticamente. El arte es 
su medio de conocimiento de Dios. Las imágenes de los frescos y esculturas  hablan de las 





Es por esta razón que el arte medieval debe responder a la necesidad de comprensión de este 
público, y por lo tanto, renuncia al modelo clásico de representación, basado en la mímesis, para 
adoptar un nuevo modelo, basado en la teoría platónica: la materia es frágil, perecedera, 
imperfecta, temporal, corruptible, detrás de esa materia está el espíritu esencial, eterno y 
perfecto: el alma, el espíritu, por lo que no tiene sentido imitar lo corruptible e imperfecto en sus 
más mínimos detalles, como había hecho el arte del mundo antiguo, sino al contrario, el 
objetivo del arte debe ser renunciar, rechazar, despreciar lo corpóreo para perseguir lo espiritual.  
En el arte esto se confirma por medio de una imagen esquemática lograda por medio de la 
síntesis en el dibujo, los colores son convencionales y simbólicos y deben cumplir 
rigurosamente el programa iconográfico, las posiciones son rígidas, hieráticas y la forma no 
persigue la belleza y la naturalidad, sino el símbolo y la expresividad destinados a conmover 
espiritualmente al espectador, y a la vez, educarlo.  
Si bien durante los mil años de evolución del período medieval el arte sufre cambios estilísticos 
en sus diferentes momentos como el Románico, el Gótico o el arte Bizantino,  para la historia 
del arte occidental significa un momento de ruptura con el canon clásico, que solamente podrá 
ser igualado en el siglo XX por las Vanguardias artísticas.  
2.5.6.EL RENACIMIENTO 
El Renacimiento, que ocupa los siglos inmediatamente posteriores al Medioevo, s. XV y XVI, 
es un movimiento cultural de amplio alcance que nace en Italia y se expande a toda Europa, 
permitiendo el fin de la Edad Media y el inicio de la llamada Edad Moderna. Si bien se trata de 
un proceso social, económico, que tuvo sus aspectos más importantes en la filosofía humanista 
y la recuperación del modelo racionalista grecolatino, es innegable su repercusión en el campo 
de las artes, entendidas estas en su más amplia acepción: arquitectura, escultura, pintura, teatro, 
música, danza, artes aplicadas, etc.  
El Renacimiento se enfoca en la posibilidad de concebir el mundo desde una visión racionalista 
en  la que, sin renunciar a los postulados religiosos, se observan los fenómenos con una óptica  
diferente, dedicada a la observación, al cambio, al progreso. No en vano, se vive en este 
momento en el primer estadio del capitalismo: el mercantilismo, que estimula el viaje, el 
intercambio, la ambición, la curiosidad de un hombre cada vez más seguro de sí mismo y de lo 





Probablemente el aspecto más interesante para el análisis de la imagen  y la forma en el arte 
renacentista tiene relación con el Humanismo, que rescata el paradigma antiguo iniciado por los 
griegos. El Humanismo filosófico incide en la imagen y la forma en la medida en el que el 
concepto artístico se relaciona con el antropocentrismo que vuelve a colocar al hombre “como 
medida de todas las cosas”. Este aspecto es el que permite la introducción de la perspectiva 
como instrumento de reconstrucción de la naturaleza en la que va a ser la óptica humana 
antropocéntrica la que va a primar. El hombre observa el mundo porque el hombre es el centro 
del mundo, el hombre como concepto, como creador de historia, el hombre como vivencia 
religiosa, el hombre como cuerpo tridimensional. Así, se vuelve protagónico el estudio de la 
anatomía, de la historia, del retrato, etc.  
El artista renacentista, como Miguel Ángel, Rafael, Leonardo, Boticelli, Masaccio, Piero della 
Francesca, Ghiberti, Correggio, Van Eyck, Durero, Grunewald, y tantos otros más tienen esa 
tarea incomparable: la de crear un arte en el que el hombre mira y es mirado, en la que el 
hombre representa y es representado. Así el arte del Renacimiento introduce el nuevo concepto: 
arte de hombres para hombres que está indisolublemente ligado a la concepción burguesa y 
moderna de la actividad humana.  
Esta misma actitud se mantendrá, con sus variaciones estilísticas en los capítulos subsiguientes 
de la historia del arte: el Barroco, caracterizado por un modelo exuberante y dramático 
destinado a llamar la atención del espectador por medio de los sentidos: colores intensos, juegos 
de luces y sombras, abundancia de elementos ornamentales suntuosos, y una esencia realista en 
el que el mundo de los hombres es llevado al ámbito religioso: santos con llagas y arrugas en los 
países católicos ; o el mundo de lo cotidiano elevado a obra de arte: naturalezas muertas, 
paisajes, escenas de la vida cotidiana en los países protestantes.  
El Barroco permite comprender la necesidad de la imagen y la forma en relación con la 
comunicación directa de las masas: la función sea educativa por parte de la Iglesia, temerosa del 
crecimiento del Protestantismo, como la función de auto-representación de la burguesía por 






Posterior al Barroco se encuentran dos estilos contrapuestos: el Rococó y el Neoclasicismo, 
ambos entendibles como una dupla que se complementa en la historia y permite entender el fin 
del “antiguo régimen” aristocrático y monárquico en el que el arte (Rococó) es un reflejo de las 
condiciones de la sociedad jerárquica, hedonista y suntuosa. La imagen y la forma durante el 
estilo Rococó se adaptan a las necesidades de representación de un mundo idealizado y hasta 
superficial propio de una sociedad en decadencia: fiestas, mascaradas, “pintura galante”; los 
protagonistas, bellos y sensuales son siempre jóvenes, casi niños, que intentan mostrar, 
superficialmente, un ideal de placer, jovialidad y derroche que eran propios de muy pocos, ya 
que el resto de la sociedad debía sufrir las consecuencias de su  despilfarro.  
Precisamente en ese contexto hay que entender la llegada del ideal racionalista de la Ilustración, 
que se encargará de proponer la necesidad de un cambio social y político amparándose en las 
ideas de los grandes filósofos de ese tiempo como Rousseau, Voltaire o Diderot, quienes buscan 
un nuevo ideal: la luz de la razón para poder introducir definitivamente el modelo de la 
burguesía, que hasta ese momento no había podido ejercer la totalidad del poder. La principal 
consecuencia histórica del modelo racionalista de la Ilustración fue la Revolución Francesa, que 
identifica la definitiva victoria de la sociedad burguesa sobre la sociedad aristocrática. La 
burguesía ingresa a la historia moderna como triunfante luego del emblemático capítulo de la 
decapitación de los reyes de Francia, que muestra explícitamente la nueva condición de la 
sociedad y de la política. De ahí en adelante será la identidad burguesa la que rige los modelos 
sociales y políticos, así como la cultura y las artes.  
Este acontecimiento incide en los cambios que sufrirá la imagen y la forma artística de ahí en 
adelante: el apogeo del retrato, del paisaje, de la vida cotidiana como expresiones gráficas de los 
ideales de representación y auto representación de la clase burguesa y pequeño burguesa. La 
imagen se pone al servicio de una clase social que construye y re-construye sus ritos y su propia 
manera de representarse, identificándose con su cotidianidad y con su inmediatez directa y 





A este proceso pertenecen, a su vez dos movimientos también opuestos: el Romanticismo y el 
Realismo/Naturalismo, que pertenecen ya al siglo XIX, caracterizado por ser un momento de 
gran actividad para las artes, en vista de que la burguesía tendrá un mayor acceso al consumo 
del arte. En esto juega un papel importante la Academia, como institución: el artista ya no es 
visto como un artesano hábil, sino como un profesional de arte que tendrá su propio espacio 
social y un nuevo estatus: el de ser extraordinario, dotado de habilidades superan a las de los 
comunes mortales. Se crea así el mito romántico del artista “genio” que produce su arte 
mediante un mecanismo misterioso y extraordinario cercano al de la divinidad. Ese mito que 
habrá de perdurar aún hasta nuestros días.  
El arte Romántico introduce el concepto del “yo” y la subjetividad del artista como categorías 
estéticas protagónicas, y abre camino para las búsquedas de los artistas de la vanguardia de 
principios del siglo XX. La imagen y la forma del Romanticismo responden, por lo tanto a la 
necesidad de expresión de la subjetividad y la emoción del artista por medio del color, la 
libertad en la pincelada y el manejo de recursos expresivos como la mancha o el empaste. 
Frente al Romanticismo se ubica el Realismo y Naturalismo, como escuelas paralelas, que, 
siendo resultado del proceso de observación imparcial de la naturaleza y de la sociedad 
pretenden utilizar un método casi científico de observación de los fenómenos, no en vano 
pertenecen al momento (segunda mitad del siglo XIX) en el que la Revolución Industrial hacía 
sus mayores progresos y el mundo se llenaba de optimismo gracias a las incontables 
invenciones de los ingenieros y técnicos de ese tiempo. La imagen y la forma del Realismo y 
Naturalismo responden a la necesidad de objetividad: la representación desapasionada, la 
“observación” fría del mundo, el arte se convierte así en un método más de conocimiento de la 
realidad. No está de más recordar los célebres cuadros de Courbet, que habrán de causar 
escándalo en su momento: “El origen del mundo”, “Entierro en Ornans” o “El estudio del 
Pintor”, en los que la sociedad y el hombre son representados por medio de un método de 
análisis y síntesis más parecido al de los científicos que al de los artistas.  
El arte es un espejo del mundo y el artista es un profesional de la imagen, cuya función social es 
la de proponer  e incidir sobre la sociedad, a veces por medio del escándalo, a veces por medio 
de la innovación, a veces por medio de la creación de nuevas realidades que favorecen nuevos 
modos de “ver el mundo” por parte de un público que se habitúa a las sorpresas de los artistas, y 
que considera el arte como un instrumento de conocimiento de la realidad externa e interna del 






2.5.7.EL IMPRESIONISMO  Y EL POST IMPRESIONISMO 
El Impresionismo y Post Impresionismo representan una ruptura importante en la historia de la 
representación artística, en vista de que ambos movimientos, pertenecientes a la última parte del 
siglo XIX, están inscritos dentro del proceso de consecuencias culturales de la Revolución 
Industrial en el ámbito de la práctica artística. En este sentido el evento más importante es la 
invención de la cámara fotográfica, cuyo advenimiento implicó una crisis profunda en el arte, 
especialmente en la pintura, que, no pudiendo “competir” con la rapidez y facilidad de la 
reproducción fotográfica-mecánica, se ve en la necesidad de replantear la misma función del 
arte.  
El arte, por lo tanto, debe revisar sus objetivos y sus métodos, y entendiendo que es imposible 
superar la perfección técnica de la fotografía, se plantea la necesidad de experimentar con la 
libertad creativa, tan buscada desde inicios del siglo. Así, los artistas impresionistas realizan un 
arte que intenta imitar el método fotográfico, deteniéndose en el problema de la luz y la mancha. 
La imagen y la forma impresionistas se presentan ante un público escandalizado como confusas, 
inacabadas, grotescas, por medio de la utilización de una técnica atrevida sustentada en el 
empaste y la pincelada rápida, los golpes de espátula y la mancha. La cromática también 
evidencia la experimentalidad, en vista de que los colores juegan con la luz y se transforman en 
las tonalidades pastel que son marca indiscutible del lenguaje impresionista. La temática 
también se identifica con el mundo urbano, moderno, con la vida de la clase media y sus ritos 
sociales públicos y privados que nos muestran, como un valioso documento histórico aquello 
que los historiadores suelen denominar la “belle époque”.  
El Post Impresionismo se presenta como un movimiento antagónico, que en lugar de utilizar una 
metodología inspirada en la técnica y la ciencia, busca especular sobre la propia subjetividad del 
artista y logra proponer la libertad creativa como nuevo paradigma. Libertad en el manejo 
caprichoso del color, del  dibujo deformado y expresivo, la simplificación de las formas 
plásticas en pro de una mayor capacidad expresiva que permita la enunciación del artista en 
primera persona. De esa manera este movimiento anticipa los logros del arte de vanguardia y 
abre el camino para lo que se denomina Modernismo artístico y la definitiva ruptura del arte con 
la realidad. El arte occidental tendrá un largo momento, a partir del Post Impresionismo, en el 
que negará la imitación de la realidad y propondrá un vocabulario nuevo, basado en aquel 







El arte moderno se inicia con las Vanguardias artísticas del siglo XX, que, en una cadena 
fecunda de nacimientos, llenan las primeras décadas del siglo con movimientos, corrientes y 
escuelas destinadas a proponer el lenguaje del arte “nuevo”, irreverente, rebelde, capaz de negar 
casi toda la historia del arte pasada. Quemar los museos, negar la obra de arte como objeto 
tangible, negar la eternidad del arte, negar la misma esencia del arte, son algunos de los 
conceptos más atrevidos de este movimiento trascendental, que, sin embargo, coloca al artista 
en una especie de pedestal, ya que es el creador único de productos únicos e irrepetibles, es el 
genio por excelencia. Las vidas de los artistas de vanguardia están llenas de elementos míticos y 
novelescos, que hacen que sus nombres suenen hasta nuestros días con una especie de nostalgia 
irrepetible.  
El arte de vanguardia irrumpe con lo “grotesco”, con lo “feo” con lo “ilógico” con lo 
“contradictorio”, con la desilusión propia de una sociedad que vive el momento de las guerras y 
que encuentra en el arte un medio de expresión de las preocupaciones y sentimientos de la 
colectividad.  
El lenguaje plástico del arte vanguardista es heterogéneo, ya que fueron múltiples y 
heterogéneas sus corrientes: Fauvismo, Cubismo, Futurismo, Expresionismo, Abstraccionismo, 
Dadaísmo, Surrealismo son algunas de las más importantes. Cada una de ellas nos propone una 
nutrida lista de artistas y obras de arte destinadas a cambiar la historia y a llenar de imágenes la 
cultura visual de ahí en adelante.  
La imagen y la forma de las vanguardias, a pesar de sus diferencias específicas proponen un 
mundo paralelo al real en donde los recursos ya no están destinados a la imitación de la realidad 
objetiva sino a intensificar la experiencia visual del espectador y a estimularlo mediante 
reflexiones sobre la misma esencia del arte. Un urinario convertido en fuente, un elefante con 
patas de araña, la Mona Lisa con bigotes, el mundo de lo abstracto son algunos ejemplos de lo 










La contemporaneidad en el arte se presenta como un fenómeno complejo y multiforme, que 
responde a las complejidades de la cultura y la sociedad occidentales a partir de la segunda 
mitad del siglo XX. Con la llegada de la llamada post modernidad, el arte se ve en la necesidad 
de adaptarse a las condiciones del mundo globalizado que, en la era de las telecomunicaciones y 
la cultura de masas,   utiliza al arte como un instrumento más de la comunicación.   
El arte propone realidades nuevas, construye formas diversas de relación con el público, con el 
espacio de la exhibición, con el proceso de la creación, con los mecanismos de la recepción. Por 
medio de la tecnología el arte circula con mecanismos diversos y se presenta con nuevos medios 
expresivos.  
En los años sesenta surge el Arte Pop, que introduce la cultura de masas como mecanismo de 
representación artística, las estrellas de Hollywood y los productos de la cultura del consumo 
substituyen a los símbolos clásicos de la cultura culta. Así la sopa enlatada es elevada al espacio 
del museo y Marilyn substituye a la Virgen en el imaginario del ciudadano medio.  
Este replanteamiento de la obra de arte deriva en las corrientes neo dadaístas como el 
Happening o la Performance, que hacen del momento efímero, del evento, de la interacción con 
el público los elementos protagónicos del proceso creativo.  
El arte conceptual en sus múltiples variantes presenta un diálogo con la idea, con el 
desplazamiento del componente material de la obra de arte a un segundo plano, permitiendo que 
surjan propuestas como el Land Art, el Arte Povera, el Minimalismo, el Body Art, el arte 
digital. Todos estos lenguajes buscan  incidir en  el espectador por medio de la reflexión, la 
crítica, la sátira, la ironía. Con la pérdida de especificidad, el arte es multidisciplinario e híbrido 
y supera las barreras de la autoría, la temporalidad y la objetualidad, permitiendo posibilidades 
amplias y ricas para el creador. La imagen y la forma son infinitas e inagotables y el artista 
reflexiona sobre los problemas políticos, sociales, al igual que un comunicador, un publicista, 
un sociólogo. Estas y otras paradojas dejan abierta la reflexión y el debate sobre el futuro de la 
imagen y la forma artística y permiten entender el cómo y el por qué el conocimiento del arte es 
fundamental para las nuevas generaciones.  
La enseñanza del arte, por lo tanto, puede ser instrumental para la formación del individuo en 
los tiempos contemporáneos, ya que el arte es nada más y nada menos que un instrumento 











LA IMAGEN Y LA FORMA COMO APORTES AL DESARROLLO DE 
LA CREATIVIDAD 
3.1.  ¿QUÉ ES CREATIVIDAD? 
La Creatividad es un proceso que se desarrolla en el tiempo y que se caracteriza por la 
originalidad, el espíritu de adaptación y el cuidado de la realización concreta. Este proceso puede 
ser breve, como una improvisación musical o muy largo como los años que precisó Darwin para 
crear su teoría de la evolución. La verdadera creatividad consiste en un proceso que cumple al 
menos tres condiciones: 1) Implica una idea o respuesta nueva o estadísticamente muy 
infrecuente. 2) La idea debe adaptarse a la realidad: solucionar un problema o alcanzar una meta. 
3) Es preciso que esta idea sea evaluada y desarrolla hasta su aplicación final. MacKinnon 
(1960), tomado del blog: http://www.tendencias21.net/innovacion/Que-es-la-
creatividad_a37.html 
De este modo, la creatividad es un proceso consustancial, no solo a los seres humanos, sino 
además a los animales y a la naturaleza en general.  Todo ser vivo debe adaptarse a la realidad 
de un modo creativo con el fin de sobrevivir y, evadir, de esta forma a los depredadores; 
también, por medio de procesos creativos el ser humano desarrolla la inteligencia hasta llegar a 
ser capaz de dar soluciones a problemas cotidianos y de alcanzar metas como producir su propio 
alimento y construir un lugar para vivir. 





Los investigadores del tema de la creatividad nos plantean que: 
La creatividad o el pensamiento original, es un proceso mental que nace de la 
imaginación y engloba varios procesos mentales entrelazados, estos procesos no han sido 
completamente descifrados por la fisiología, la cualidad de la creatividad puede ser valorada por 
el resultado final y esta es un proceso que se desarrolla en el tiempo y que se caracteriza por la 
originalidad, por la adaptabilidad y por sus posibilidades de realización concreta.http://gema-
avefnix.blogspot.com/2014/03/brujulas-en-busca-de-la-creatividad.html 
Por tanto, la creatividad es la capacidad de innovar que solo es posible por la asociación de ideas que 
llevan, en muchos casos, a crear cosas originales o a descubrir estrategias y productos nuevos.   
Los niños, los jóvenes y los adultos, a través de la inteligencia creativa, modifican lo que ya conocen con 
elementos que al conectarse con otros llevan al descubrimiento de cosas valiosas y que determinan el 
desarrollo de la vida.  Algunos científicos consideran que los niños son capaces de innovar más 
espontáneamente que los adultos dado que ellos no están anclados a estructuras que un adulto las debe 
cumplir a cabalidad para ser aceptado por la sociedad.  Los niños, de este modo, conocen el mundo que 
les rodea por medio del juego que les lleva a ser altamente creativos.   
3.2.¿CUÁL ES LA NATURALEZA DE LA CREATIVIDAD? 
La naturaleza de la creatividad es la capacidad que tiene el ser humano de generar algo nuevo, por 
ejemplo, en ámbitos como en la ciencia y en el arte, tanto científicos como artistas están motivados por 
el impulso creativo.  Muchos científicos y artistas, a lo largo de la historia, han sido gestores de 
novedosos procesos que causan asombro a quienes les rodean, esto lleva a que otros, inspirados por ellos 
generen dinámicas creativas en sus quehaceres cotidianos que implican relacionar los sentidos con las 
ideas, por ejemplo, en el caso del arte de la pintura se pueden descubrir acciones que involucran tanto al 
hacer, al mirar y al contemplar como actividades en permanente conexión unas con otras:  
Hay una infinidad de acciones que comprenden la red que envuelve a la Pintura (hay 
quien hace pintura, quien la contempla, quien la mira, quien la copia, quien la compra, quien se 
lucra de ella, etc.). Sin embargo, a nuestro parecer, de todas ellas la acción hacedora y la acción 
contemplativa son las más importantes. El hacer y el ver, ambas son acciones creadoras. La 
mano hace, el ojo construye lo que no se ve. Así nos lo expone Gilles Deleuze quien afirma que, 
“cuando la propia vista descubre en sí una función de tacto que le es propia (sentido háptico), el 
pintor pinta con los ojos pero solamente en tanto que toca con los ojos La Pintura, sin la 





Pintura conlleva un acto hacedor y un acto contemplativo. 
La pintura no surge espontáneamente en los muros, como una humedad, ni florece en los lienzos. 
Sin embargo, la pintura nace. Nace en el mundo y en la naturaleza, nace en el que pinta y nace 
en el que mira (bien contemplando una obra pictórica o bien contemplando la naturaleza). La 
pintura no es, pues, la manera de ser de las paredes o de los lienzos, sino, tal y como dice Ortega 
y Gasset,  “un modo de ser hombre“ queda registrado en esos muros y en esas 
telas.  http://www.eumed.net/rev/ays/1/jah.html 
En consecuencia, la pintura es más que una simple aproximación a los materiales, es además, la 
concepción de una idea que gracias a la creatividad de un artista, queda impresa sobre un lienzo para que 
otras personas puedan disfrutar.  Así,    
Según Julen Araluce Hernando, la creatividad como algo consustancial al hombre, permite que este 
realice pinturas como respuestas a una realidad, tanto interna como externa, que se hace concreta por 
efectos de la acción voluntaria de pintar.  Por tanto, la creatividad es libre; un ser creativo es alguien que 
muestra su voluntad en aquello que ha creado, por ejemplo, una pintura, una escultura, una fórmula 
química. 
 
3.3.¿DE QUÉ MANERA APORTAN LA “IMAGEN” Y LA “FORMA”  A 
LA CREATIVIDAD? 
La observación en  diferentes escuelas y colegios,  nos permite dar cuenta que toda actividad pone en 
movimiento un conjunto de elementos que se interrelacionan, siendo cada uno de esos elementos 
consecuencia delos otros.  En el campo de la plástica, por ejemplo, el elemento “imagen” es requerido en 
el desarrollo de la creatividad, a través de ella se llega a la representación del elemento “forma”.  De este 
modo,  la creatividad se nutre de la dinámica de estos elementos “imagen” y “forma” para ampliar el 
conocimiento de las diferentes técnicas de la pintura, y, lograr que tanto los niños como los jóvenes se 
motiven por la investigación y la  experimentación de manera incesante.   
La relación entre la imagen y la forma debe introducirse en el proceso de enseñanza-aprendizaje de los 
estudiantes por medio del boceto, es decir, de un dibujo inicial, que luego se transformará en una idea de 
representación sobre el lienzo. Los niños y jóvenes estudiantes, al momento de realizar los bocetos, 
gozan de libertad para la acción que les llevará, más adelante, a desplegar sus ideas en relación a 





Los estudiantes, así, se dan cuenta que llegar a la forma es importante porque, a través de ella, pueden 
mostrar lo que quieren trasmitir al espectador. 
Por tanto, el juego entre “imagen” y “forma” marca la representación que se imprime en la historia.  
Cada época muestra una tendencia de cómo se dan las relaciones entre imagen y forma, muchas veces 
incluso es posible “encasillar” las creaciones artísticas dentro de lo que en la historia del arte se conoce 
como los “ismos”. 
 
3.4.EL DESARROLLO DE LA CREATIVIDAD EN LA EDUCACIÓN 
Una educación creativa es una educación para el desarrollo y a autorrealización.  Este tipo de educación 
resulta valiosa para alcanzar el aprendizaje de nuevas habilidades y estrategias de trabajo; también es útil 
para des-aprender una serie de actitudes que en determinados momentos  llenan a los educandos de 
candados psicológicos para ser creativos o para permitir que otros lo sean.  
La experiencia laboral de los últimos cinco años, en diferentes instituciones educativas, permite abrir una 
serie de caminos para que los estudiantes comprendan el vínculo entre ellos y los  lienzos en la puesta en 
práctica de una actividad creativa como  la pintura.  El objetivo de esta investigación es comunicar un 
método o procedimiento didáctico pedagógico que implica: 
 Que el estudiante capte de manera visual elementos tanto naturales como abstractos; el 
resultado que se espera es la construcción de una imagen en la que el educando describa lo que 
quiere expresar, así, por medio de la creatividad, se busca que el estudiante logre transformar la 
materia muerta en una propuesta pictórica. 
 Que el estudiante desarrolle la motricidad y la creatividad para adquirir, durante el proceso, 
recursos que permitan expresar sus ideas en dibujos (que son sus primeros bocetos). 
  Que el estudiante comprenda el poder de la imagen en nuestros días.  La imagen es un medio 
de comunicación en una sociedad de consumo que, con el uso de la tecnología bombardea, 
multiplica  las imágenes infinitamente y que con ayuda de la publicidad llevan a que los 
individuos consuman objetos y usos casi siempre superfluos.  
 
En consecuencia, las clases de arte son un aporte significativo para que los estudiantes sean seres 
más críticos, sensibles y solidarios.  A través de la expresión artística los educandos pueden 
entender la realidad y las relaciones que dan lugar a la sociedad con el fin que se conviertan en 





3.5.LA ACTIVIDAD CEREBRAL 
Para preparar los materiales necesarios para efectuar el proceso pictórico, el cerebro se dispone de un 
determinado modo que implica hacer asociaciones distintas a las que motivan las asignaturas vinculadas 
a un conocimiento científico.  De este modo, el arte lleva a que el cerebro se ejercite de un modo 
novedoso que conlleva:  
 Realizar una síntesis de la información completa que se utiliza en: libros, apuntes, revistas, de 
internet, enciclopedias, artículos, etc.  
 Disponer de papel en blanco, reglas, plantillas de diversas formas y figuras, marcador, 
rotulador, tizas, lápices, compás.  
 Preparar un ambiente adecuado que motive la creatividad, por ejemplo, ambientar con música 
suave y practicar algunas inspiraciones para la relajación.  
 Leer primero todo el material para conocer la totalidad de la información, para analizar los 
puntos principales del contenido, saber cuántos sub-centros tendrá el mapa y la profundidad que 
el cerebro debe adquirir para realizar el manejo de la información.  
 Seleccionar los colores ha ser utilizados para resaltar las ideas más importantes en el material 
escrito en el mapa.  
 Jerarquizar lo más importante y comenzar a diseñar el mapa mental conforme a los siguientes 
puntos:  
- Colocar la hoja de papel blanco horizontalmente, ya que esta posición permite mayor 






Proceso de creatividad en el cerebro 
- Diseño del centro. Es el origen de las ideas y punto fundamental en el mapa que dispone, a 
partir del centro, la expansión del espacio alrededor. Debe ser visualmente llamativo en 
color, tamaño, y contenido, para lo cual pueden combinarse imágenes y palabras 
interrelacionadas armónicamente.  
- Organización. Permite distinguir las ideas, al clasificarlas y relacionarlas, de acuerdo con 
los vínculos informativos que permitan establecer conexiones, manteniendo el orden, la 
jerarquía de ideas y la claridad visual.  
- Agrupación. Si se parte del centro, la información puede clasificarse en forma irradiante, 
mediante el uso de sub-centros para que el material sea organizado en un número de partes, 
fácilmente recordable, que estimule la memoria inmediata.  
- Asociaciones. Las palabras, ideas e imágenes asociadas entre sí permiten ser recordadas 
simultáneamente. La asociación se realiza uniendo estos elementos mediante flechas, líneas, 
vínculos, tomando en cuenta su proximidad.  
 Imaginación. Es un poderoso recurso del hemisferio derecho que desarrolla el pensamiento 
creativo, al procesar la información existente para la generación de nuevas ideas en forma 
espontánea. Las ideas creativas surgen cuando la mente se encuentra relajada.  
 Imágenes visuales. Son más fácilmente recordadas que las palabras, por lo tanto, tienen mayor 
impacto en la memoria que la escritura. Hay que recordar que “una imagen dice más que mil 
palabras”.  
 Tipo de letra. Las palabras escritas en letra de imprenta facilitan la lectura y la visualización, 





 Uso de palabras clave. Son sustantivos, verbos y adjetivos relevantes en el tema que establecen 
relaciones entre los diferentes aspectos.  
 Uso de colores. Rompe con la monotonía y es fundamental para la estimulación del recuerdo, la 
memoria, la creatividad, la motivación y el entendimiento. El color activa el cerebro.  
 Claridad. La información que se presenta debe reconocerse con facilidad y ser visualmente clara 
para que el cerebro la pueda recibir y procesar con efectividad.  
 Divertido. Hacer un mapa mental entretenido permite romper con la rutina, despertar la 
motivación, además proporciona disfrute y placer al diseñarlo.  
 Abarcar todo el cerebro. La creación de un mapa mental involucra ambos hemisferios, por lo que 
ayuda a desarrollar todo el potencial de la mente, al aplicarse las dos formas de pensamiento: el 
lineal y el espacial.  
 Resaltar. Se destacan los elementos más importantes al utilizar distintos recursos visuales que 
incorporen luz y vida en las palabras e imágenes.  
 Símbolos. El uso de ellos sirve para reemplazar palabras o ideas. Son altamente visuales y 
permiten identificar con facilidad la palabra representada para ahorrar tiempo en el proceso.  
 Dimensión. Se aprovecha lo sobresaliente de las imágenes volumétricas para destacar la 
información y las imágenes más importantes.  
 Dibujo. Consiste en transformar en imágenes la información escrita, lo que resulta de gran 
provecho para alumnos visuales. 
 
 
3.6. LA CREATIVIDAD EN EL SER HUMANO     
 
Es importante para comenzar, tener en cuenta diversos estudios de investigación donde 
se ha visto que hacia los 5 años de edad el porcentaje de niños creativos alcanza el 90%, pero 
hacia los 7 años sólo encontramos el 10%, lo cual va disminuyendo escalofriantemente hasta 
llegar al 2% a los 45 años, como menciona Coriat en su libro "Los niños superdotados".  
En consecuencia, casi todos los seres humanos abordan la vida con un gran potencial de 
creatividad; potencial que es saboteado poco a poco por malos hábitos, por reflexiones que 
frenan la espontaneidad y por la exigencia de conductas convencionales diversas. 
http://www.cedalp.com/articulo8.htm 
 El talento y la creatividad son características que poseen los seres humanos; sin embargo, un niño posee 





psicológica que “carga” al individuo adulto de una serie de obligaciones que afectan psicológicamente el 
área creativa del cerebro.  De este modo, un adulto pierde casi por completo el talento creativo por la 
obligatoriedad social de cumplir con las normas fijas que llevan a cumplir drásticamente roles sociales.    
En los niños hay que evitar una confusión entre aquello que implica un verdadero logro en la realización 
de algo que implique la creatividad, y, los resultados exitosos.  No siempre un proceso creativo viene 
aparejado de un resultado exitoso, esto lleva a que el pequeño evada otra experiencia que le lleve a la 
creatividad si solo está atento al resultado. 
Las personas expertas en educación, muchas veces, no diferencian entre un tipo de pensamiento lógico y 
un tipo de pensamiento creativo-lúdico.  Este desconocimiento acarrea dificultades al momento de 
practicar el proceso de enseñanza-aprendizaje, que perjudica la creatividad en los infantes.  Por tanto, los 
métodos que deben utilizarse para el logro de un proceso educativo eficaz deben considerar las 
diferencias en la aplicación de estrategias educativas tomando en cuenta las especificidades de cada área 
de conocimiento.  Mientras mayor sea la apuesta al juego en un aula de clase mayor será la capacidad 
creativa que desarrollen los educandos, esto mejorará, sin duda, las relaciones cotidianas entre los 
compañeros de clase y los maestros.  
 
 
3.7. EL DOCENTE CREATIVO 
El docente en la práctica educativa debe ser capaz de realizar un trabajo continuo e intensivo 
con los estudiantes para que ellos desarrollen positivamente la capacidad creativa del cerebro.  
De este modo, un docente es creativo cuando: 
 Muestra apertura y flexibilidad con los estudiantes.  
 Tiene capacidad de organización y sistematización de los temas. 
  Logra resolver problemas de modo dialógico con los educandos, por tanto, intenta motivar en 
sus estudiantes el método de preguntas y respuestas para alcanzar la resolución de problemas.  
 Muestra interés en el desarrollo temático. 
 Guía o da dirección a las ideas de los estudiantes.  Para ello es necesario que dé valor a las ideas 
de cada uno de los educandos para fortalecer los proyectos personales con el respeto de las 
diferencias personales de cada estudiante. 





En conclusión, la labor del docente consiste en dirigir y facilitar el proceso de enseñanza-aprendizaje; a 
la vez cumplir otras funciones que consisten en liberar el potencial de sus estudiantes, y, enfrentar 
serenamente desafíos para transitar por nuevos senderos y experimentar siempre vivencias nuevas. 
3.8.  EL ESTUDIANTE  CREATIVO 
El estudiante creativo se caracteriza por su originalidad al momento de proponer conceptos; busca con 
ello innovar y causar impacto con el planteamiento de objetivos alternativos con el propósito de dar 
soluciones novedosas a los problemas. De este modo, el estudiante creativo considera varios puntos de 
vista al buscar perspectivas inteligentes para iniciar su trabajo con una motivación intrínseca; esta actitud 
la utiliza para otras situaciones cotidianas, con ello  demuestra tener una actitud de apertura, buena 
imaginación, habilidad y disposición para enfrentar riesgos. 
Por tanto, el estudiante creativo hace de la creatividad su estilo único: con creatividad, su mente, procesa 
la información para siempre generar ideas originales que impacten la realidad. 
 
3.9.  DE LA ACTIVIDAD DE ARTISTA A LA ACTIVIDAD DE 
PROFESOR DE ARTE 
 
La relación entre el arte y el artista, en la Época Contemporánea de comienzos del siglo XX, involucró 
creencias acerca de su situación en el complejo estado de la realidad de entonces.  Los cuestionamientos, 
las actitudes en ocasiones irreverentes de los artistas plantearon nuevas inquietudes respecto de lo que se 
concibe como Arte.  La filosofía del arte apela a orientar a los artistas y, por medio de ella, se enfatiza 
mucho en la educación: los artistas ya no solo hacen arte sino, además, se dedican a enseñar las técnicas 
y los conceptos que se estructuran para dar vida al Arte. 
De esta manera, el arte empieza a “funcionar” socialmente como un vehículo para la creación, esta 
función le lleva a sufrir un distanciamiento de lo cotidiano para adquirir un áurea cuasi religiosa.  De allí 
que, la educación artística, sea concebida como un instrumento modelador, en el que el proceso de 
enseñanza-aprendizaje considera metodologías afines al modelo “proceso-producto”, al entrenamiento 






En la década de los 50, de la mano de la corriente de la "autoexpresión creativa", los estudiantes de artes 
plásticas no son solo considerados  aprendices de "artista", sino, además, los estudiantes deben aprender, 
por medio del arte a ser personas positivas para la sociedad.   Para cumplir estos objetivos, los maestros 
de arte, llevaron al dibujo libre y espontáneo a ser la actividad estrella de la plástica en el proceso de 
enseñanza-aprendizaje, con importantes estudios sobre el dibujo infantil, así, lo ideal es que el niño 
dibuje conforme a su edad, a su momento evolutivo y a su peculiar forma de entender el mundo; y para 
ello, nada mejor que crear en el aula un clima de confianza, evitando cualquier interferencia que 
entorpezca el modo "natural" de manifestación del niño. 
Este tipo de metodología de enseñanza no contempla la evaluación, esta carece de importancia, dado que 
el niño debe evolucionar sin la imposición de los intereses del profesor en sus actividades creativas, de 
este modo, lo más importante es el desarrollo de las propias cualidades del estudiante.  Muchos 
estudiantes se verán mayormente motivados que otros, y de este discernimiento, saldrán los futuros 
artistas.   
Existen muchas críticas hacia la metodología de la autoexpresión que, principalmente enfatizan sobre el 
papel casi nulo del docente en su labor didáctico; sin embargo, el artista al enseñar debe facilitar la 
libertad de creación en los estudiantes con el fin de construir una metodología en la que el artista-docente 
no pierda su capacidad creativa y, facilite a los estudiantes el desarrollo de sus propias apuestas 
creativas. 
3.10.  LA CREATIVIDAD Y LA PINTURA 
Creo que una forma viva resulta necesariamente del esfuerzo de un solo 
individuo por representar lo vivo en un arriesgado viaje del espíritu a lo desconocido en 
el que ha vivido y sentido algo que no ha entendido, y de esta experiencia surge el deseo 
de dar a conocer lo desconocido de explicar algo, lo que se siente, pero no se puede 
comprender totalmente, en cierto modo, está 
claro.http://lavidanoimitaalarte.blogspot.com/2014/03/georgia-okeeffe-me-esfuerzo-en-
crear.html 
En 1869, Francis Galton,dio ciertas orientaciones que han servido de guía para la investigación acerca de 
la creatividad.  Su visión es, principalmente, acudir a los “genios” en tanto personas creativas. Según 
Galton, al comprender el funcionamiento de la mente de los humanos creativos, es posible encontrar la 
llave de la creatividad.  Toda persona creativa es compleja y, por tanto,  no puede ser fácilmente 
etiquetada y comprendida linealmente dado que sus ideas se manifiestan de diversas maneras. El autor 





Galton  una persona creativa presenta: 
• Gran cantidad de energía física, pero también necesidad de silencio y de reposo.  
• Responsabilidad (disciplina) e irresponsabilidad (juego). 
• Imaginación y fantasía muy desarrolladas, pero también un agudo sentido de la realidad. 
• Extroversión e introversión. 
• Humildad y orgullo. 
• Androginia psicológica, con manifestaciones masculinas y femeninas: agresión y protección, 
sensibilidad y rigidez, dominación y sumisión. 
• Gran pasión por el trabajo y mucha objetividad respecto de él. 
• Apertura y sensibilidad ante el mundo, lo que proporciona al mismo tiempo mucho placer y 
mucho dolor.(Goñi Vindas, 2000) 
Al respecto, cito a Picasso quien es considerado un genio de la creatividad:  
Siempre me oriento más a la dimensión emocional y prefiero actividades 
imaginativas e intuitivas. Mis elementos son la imaginación, intuición y sentimientos. 
Vivo más de fantasías que de realidades. Tiendo a la imaginación visual y/o de 
situaciones y/o de efectos sonoros. Percibo en el ambiente las sensaciones, la belleza, las 
emociones y siento la necesidad de mostrarlo a través de la expresión artística. Siento 
incomodidad de desenvolverme en tareas previamente estructuradas. Mi vinculación con 
el medio social lo realizo a través de este tipo de comunicación, más que del contacto 
directo con las personas. Soy algo introvertido por lo que busco la aprobación social a 
través de la comunicación artística y así neutralizar mi desvinculación con los demás. 
https://sites.google.com/site/lacreatividadenelarte/-que-es-la-creatividad/creatividad- 
En conclusión, la actividad creativa genera gozo pero también sufrimiento, de este modo, 
Lipman(Lipman, 1998) sugiere al respecto que lamentablemente el creador artístico no siempre disfruta 
de un equilibrio mental sano y equilibrado; muchas veces el torrente de emoción e imaginación que 
estampan en sus obras provienen de profundos desequilibrios psíquicos y luchas internas que los 
acompañan durante sus vidas apareciendo, abruptamente como fantasmas albergados en la oscuridad.  La 
relación profesor-estudiante debe, por tanto, guiar de forma saludable las capacidades creativas para el 













EL PROCESO DE ENSEÑANZA-APRENDIZAJE DE LAS ARTES 
PLÁSTICAS 
PLANIFICACIÓN ANUAL DE CIENCIAS EXPERIMENTALES 
EDUCACIÓN ESTÉTICA/ARTE, AÑO LECTIVO 2013-2014 
4.1. CARACTERIZACIÓN GENERAL DE LA ASIGNATURA 
 
El desarrollo acelerado de la ciencia y de la tecnología  demanda un ser humano con diferentes 
fortalezas: biofísicas, cognitivas, actitudinales y afectivas. La cultura del tercer milenio procura lograr 
cumplir los desafíos de emancipación definitiva de la necesidad que implica una sujeción con la 
naturaleza. 
4.2.  OBJETIVOS DEL ÁREA 
Utilizar el arte como un medio de participación democrática para rescatar, valorar y respetar la 
diversidad intercultural y plurinacional.  
Facilitar los procesos de comunicación que permitan conocer la producción del arte en el Ecuador  para 





Disfrutar, desde la función estética del arte, de las diferentes expresiones culturales y artísticas que se 
manifiestan en la sociedad. 
Estos objetivos educativos se desglosan en: 
Observar la naturaleza con el fin de comprender cómo ella se transforma en “paisaje” estético que 
implica valorar las distintas culturas que co-habitan en el Ecuador. 
Producir objetos artísticos desde una reflexión y comprensión estética. 
Transmitir el disfrute que se logra al desarrollar la creatividad y, por tanto, hacer que los estudiantes se 
convierta en comunicadores de valores estéticos en la sociedad. 
 Utilizar las tecnologías de la información y comunicación como soportes para interactuar, informarse y 
conocer distintas realidades. 
4.3. INDICADORES DE DESTREZAS  
 
 










1 COMPRENDE LAS INSTRUCCIONES PARA USAR EL AULA DE ARTE 
 
2 PINTA SUS TRABAJOS UTILIZANDO SU CREATIVIDAD 
 
3 DIBUJA UTILIZANDO ELEMENTOS QUE USAN LOS NIÑOS Y NIÑAS  
 
4 DISTINGUE LOS MATERIALES QUE SE UTILIZA PARA HACER ARTE 
 

















1 EXPERIMENTA CON MATERIALES QUE DEN TEXTURAS 
 
2 ORGANIZA SU ESPACIO PARA PODER PINTAR CON COMODIDAD 
 






4 PROPONE ALTERNATIVAS DE COMPOSICIÓN 
 














1 COLABORA CON LAS ACTIVIDADES PROPUESTAS EN EL TALLER 
 
2 ES RESPONSABLE Y DISCIPLINADO AL UTILIZAR Y GUARDAR SUS 
MATERIALES DE TRABAJO 
3 SE RESPETA A SÍ MISMO, A LOS DEMÁS Y A LA  NATURALEZA  
4 PRACTICA LOS VALORES ÉTICOS, MORALES Y CÍVICOS CON AUTONOMÍA 
Y  LIBERTAD 






N TÍTULOS DE PROYECTOS  
DE UNIDADES 
TEMAS No.  PERÍODOS 
 
















DIBUJO E IMPRESIONES 
Hace “Manitos “con colores 
secundarios  
Dibuja y pinta las manos con 
lápices de colores. 
Clase didáctica: ¿qué es la 
composición en artes plásticas? 
Con papel brillante de colores 
aprendamos la composición. 
 Un paisaje representa lo más real 
posible 
Hacer “Paisajes” utilizando una 
buena composición. 
Con acrílico, en la cartulina,  

















DIBUJO CON LÁPICES 






¿Qué es el boceto? dibujo de 
bocetos de paisajes. 
En el lienzo con lápiz HB dibuje. 
Textura tu lienzo para que quede 
en relieve. 
Para no mancharse pinte en el  
lienzo  desde la parte superior. 
La brocha y  los pinceles planos 
pintando el lienzo. 
Los materiales que va utilizar en 
su lienzo lávelos después de 
utilizar y  enmarque su obra.  
Moldear la guagua de pan. 



























¿Cómo nacen los colores 
primarios, secundarios, terciario? 
aplicaciones en una cartulina. 
Degradación de colores de lo más 
obscuro hasta lo más claro. 
¿Qué es el blanco y el negro en 
arte?-no son colores para 
aplicación sobre una cartulina-. 
¿Qué son los contrastes? -
aplicación sobre una cartulina-. 
Equilibrio y movimiento: dibuje 
una composición con figuras 
geométricas.  
Preparar la paleta  para pintar su 
lienzo. 
Por fiestas de Quito: visitar el 
Centro Histórico y dibujar desde 
el Itchimbia. 
 













¿QUÉ ES LA MANCHA? 
EN EL DIBUJO 
TRABAJOS LÁPICES DE 
COLORES 
Con carboncillo dibuje un paisaje. 
Dibujar considerando la luz y la 
sombra. 
 El volumen en la naturaleza -
utilización lápices de colores-. 
La  mancha monocroma.  
Hacer un Paisaje: mezcle los 
lápices de color. 






























Con retazos  de hojas de revistas  
forme una espiral. 
 
Pegar un papel sobre una 
cartulina, luego arrugar el papel -
pegar y pintar-. 
Pegar arena de  mar con pega 
blanca y con espátula pasar a la 
cartulina dibujar con el cabo del 
pincel. 
Hacer una textura con retazos de 
tela y pegar sobre cartulina. 
Con piedras pequeñas formar 
diseños precolombinos. 
El acrílico extenderlo con la 
















DIBUJO DE BODEGONES 
 
¿Qué es un bodegón? 
Hacer un Bodegón con frutas. 
¿Cómo hacer una composición 
para bodegones? 
 Libros viejos,  candelabros con 
velas de colores -diseñarlos y 
pintarlos.  
Recoger Frutas naturales para 





METODOLOGÍA ESPECÍFICA DEL APRENDIZAJE 
  
ANÁLISIS, SÍNTESIS, RAZONAMIENTO, CRITICIDAD 
Reconoce: el aula-taller de arte; al profesor de arte; y, a sus compañeras y 
compañeros. 






 Experimenta espontáneamente con el color. 
Reproduce perfiles completos y de segmentos corporales en diversos materiales.   
Reconoce  diversas partes del cuerpo que puede utilizar para crear arte. 
Establece semejanzas y diferencias en la corporalidad de  hombres y de mujeres. 
Ejecuta perfiles de segmentos corporales. 
Establece con propiedad  los colores primarios. 
 TÉCNICAS Y PROCEDIMIENTOS 
Reproduce perfiles completos y de segmentos corporales en diversos materiales.   
Reconoce  diversas partes del cuerpo que puede utilizar para crear arte. 
Establece semejanzas y diferencias en la corporalidad de  varones y mujeres.  
Se equipa con el atuendo y los materiales adecuados. 
Reconoce acrílicos, lápices comunes, lápices de color, crayones. 
Reconoce las partes y los elementos del taller. 
Sumerge sus manos en tarros de pintura y experimenta los casualismos. 
Aspergea en diversos materiales.  
Pinta con el índice desarrollando dáctilo-pintura. 
Ejecuta chorreados de pintura sobre diversos materiales en forma libre pero con        
creatividad     . 
Prepara correctamente la paleta de colores. 
Toma conciencia de su trabajo relacionándolo con manifestaciones culturales y 
tradiciones.  
 
TÉCNICAS ANÁLISIS GENERAL DE LA MATERIA  
MESA REDONDA CONTENIDOS DE LA MATERIA 
TRABAJOS GRUPALES DE EXPOSICIONES VISITADAS 
DEBATES DE LA VISITA DE EXPOSICIONES DE ARTE 
EXPOSICIONES DE FIN DE QUIMESTRE  
DISCUSIONES SOBRE ¿QUÉ ES EL ARTE? 
INSTRUMENTOS DE EVALUACIÓN DE LA ASIGNATURA 
TRABAJO DE TALLER 
VÍDEOS 
DOCUMENTOS DE INVESTIGACIÓN 
DOCUMENTOS DE EVALUACIÓN 
 
BIBLIOGRAFÍA BÁSICA 
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AÑO LECTIVO 2013-2014 
4.4. CARACTERIZACION GENERAL DE LA ASIGNATURA 
El desarrollo acelerado de la ciencia y de la tecnología  demanda un ser humano con diferentes 
fortalezas: biofísicas, cognitivas, actitudinales y afectivas. La cultura del tercer milenio procura 
lograr cumplir los desafíos de emancipación definitiva de la necesidad que implica una sujeción 
con la naturaleza. 
4.5.  INDICADORES DE DESTREZAS 
 









1 COMPRENDE LAS INSTRUCCIONES PARA UTILIZAR EL AULA TALLER DE 
ARTE. 
 
2 PINTA SU PAISAJE UTILIZANDO LUCES Y SOMBRAS. 
 
3 DIBUJA LA NATURALEZA Y APLICA LA PERSPECTIVA DE COLOR. 
 
4 DISTINGUE LOS COLORES CALADOS Y FRÍOS. 
 


















1 EXPERIMENTA CON CHORREADOS Y CRAQUELADOS. 
 
2 ORGANIZA SU PALETA PARA UN MEJOR RENDIMIENTO. 
 
3 ARGUMENTA SOBRE LA EJECUCIÓN DE SU OBRA. 
 
4 PROPONE ALTERNATIVAS DE COMPOSICIÓN. 
 















2 ES RESPONSABLE Y DISCIPLINADO AL UTILIZAR Y GUARDAR SUS 
MATERIALES DE TRABAJO. 
 
3 SE RESPETA A SÍ MISMO, A LOS DEMÁS, Y A LA  NATURALEZA. 
 
4 PRACTICA LOS VALORES ÉTICOS, MORALES Y CÍVICOS CON AUTONOMÍA 
Y  LIBERTAD. 
 





METODOLOGÌA ESPECÍFICA DEL APRENDIZAJE 
 
TÉCNICAS 
ANÁLISIS GENERAL DE LA MATERIA  
MESA REDONDA PARA DISCUTIR LOS CONTENIDOS DE LA 
MATERIA 
TRABAJOS GRUPALES 
DEBATES DE EXPOSICIONES VISITADAS 
EXPOSICIÓN DE FIN DE QUIMESTRE 
DISCUSIONES 
INSTRUMENTOS DE EVALUACION DE LA ASIGNATURA 
TRABAJO DE TALLER 
VÍDEOS SOBRE PINTORES 
IMPRESIONISTAS 
DOCUMENTOS DE INVESTIGACIÓN  
DOCUMENTOS DE EVALUACIÓN 
 
BIBLIOGRAFÍA BASICA 
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CONCLUSIONES Y RECOMENDACIONES 
5.1. CONCLUSIONES 
 
La experiencia de más de veinte años en educación artística, más la investigación 
metodológica para la enseñanza de la asignatura Cultura Estética, muestran que es 
posible construir una propuesta pedagógica particular que considere que “hacer arte” 
debe ser una tarea innovadora que implica un aprendizaje diario tanto en los estudiantes 
como en los profesores.   
La enseñanza del arte implica proponer metodologías creativas cuya función es lograr el 
desarrollo de las capacidades y potencialidades del estudiante. 
La utilización de la “imagen “y de la “forma” aportan al desarrollo de la creatividad de 
los niños y jóvenes en el proceso de enseñanza-aprendizaje.  Descubrir el mundo desde 
la sensibilidad es aportar para un mejor desarrollo de la mente. 
 
5.2. RECOMENDACIONES 
Es importante valorar dentro de las mallas curriculares de la Educación primaria y 
secundaria la enseñanza de Cultura Estética con el objetivo de propiciar estudiantes con 





El docente de cultura Estética a partir de su experiencia está en la capacidad de, inscrito 
en las mallas curriculares  oficiales, proponer su propia metodología de enseñanza-
aprendizaje cuya base sea la experiencia.  
Mediante el análisis de la “imagen” y de la “forma” en la historia del arte se puede llega 
a la enunciación de un postulado adecuado a las condiciones de la cultura ecuatoriana 
del “buen vivir”.  
Una metodología de enseñanza-aprendizaje del arte como material de una tesis de 
licenciatura puede servir como ejemplo para aquellos estudiantes que pretenden 
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Anexo 1. Título: Bicicleta”, 2do. Año de Bachillerato. Autor: Daniela Enríquez 
 
 








Anexo 3 Título: “Árbol en movimiento” Decimo Año de Básica Autor: Paul Casal 
 
 










Anexo 5 Título: “Mujer con rosas”1ero de Bachillerato Autor: Paulina Coba 
 






Anexo 7 Título: Estudio Impresionista” Noveno Año de Básica Autor: Daniela 
Barros 
 







Anexo 9 Título: “Composición,” Séptimo Año de básica Autor: Karla Calderón 
 











Anexo 11 Estudiantes Segundo Año de Educación  Básica trabajando en el aula 
 
 
Anexo 12 Estudiantes de Segundo Año de Educación  Básica “B” trabajando en el aula 
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